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JOHN CAGE

Kein Klavier-
konzert
Raymond Klein

Vor 50 Jahren stellte der Avantgarde-
Komponist John Cage die Musikwelt 
auf den Kopf. Auch wenn seine 
Werke heute keine Skandale mehr 
provozieren, laden sie immer noch 
zum Nachdenken ein. 

„Diese Noten können mit oder 
ohne andere Parts für andere Musiker 
vorgetragen werden. Es handelt sich 
daher um einen Posaunensolopart 
oder eine Stimme in einem Ensemble, 
einer Sinfonie oder einem Klavierkon-
zert. Obwohl es zwölf Notenblätter 
gibt, kann eine beliebige Anzahl von 
ihnen benutzt werden (auch über-
haupt keines).“ So lauten die Anwei-
sungen an den 
Posaunisten auf 
der 180. Seite 
der Partitur des 
Klavierkonzerts 
von John Cage, 
das vor 50 Jah-
ren, am 15. Mai 
1958, in der 
Town Hall in 
New York urauf-
geführt wurde.

Warum über-
haupt eine Parti-
tur bereitstellen, 
wenn am Ende 
die Musiker da-
mit beliebig ver-
fahren können? 
Die Brisanz die-
ser und anderer 
von John Cages 
Werk aufgeworfenen Fragen erklärt, 
warum jenes „Klavierkonzert“ als 
Meilenstein der Musikgeschichte an-
gesehen wird. Seinerzeit hatte ein Teil 
der musikalischen Avantgarde den 
Sprengstoff entdeckt, mit dem sie das 
enge Korsett der seriellen Kompositi-
onstechnik aufbrechen konnte: den 
Zufall. In dem Klavierwerk „Music 
of Changes“ von 1951 hatte Cage zum 
Beispiel auf das chinesische Orakel 
„Yi jing“ zurückgegriffen, um „zufälli-
ge“ Tonfolgen, Tempovariationen und 
andere Parameter und Anweisungen 
zu erzeugen. Die totale Freiheit beim 
Komponieren führte allerdings zu ei-
ner sehr detaillierten Partitur, also ei-

ner extremen Einengung der Möglich-
keiten des ausführenden Pianisten. 

Um auch diese Fesseln zu spren-
gen, griff Cage zu einem radikalen 
Mittel: Er komponierte Einzelstim-
men für ein Klavierkonzert, mit denen 
die InterpretInnen sehr frei umgehen 
können. So heißt es in der Posaunen-
partitur weiter zu den sehr hohen No-
ten: „[Sie] bezeichnen extrem hohe 
Klänge (oberhalb des hohen Es) oder 
Flageoletttöne; die Verwendung des 
Gehäuses einer Meeresschnecke; den 
Gebrauch des Mundstücks, mit oder 
ohne Schalltrichter, getrennt vom üb-
rigen Instrument; das Bellen, Sprechen 
oder Schreien ins Instrument. Dies al-

les ist als Anwei-
sung hinzugefügt, 
kann jedoch nach 
Belieben des Spie-
lers gegen andere 
Geräuschelemen-
te eingetauscht 
werden.“

Freiheit  
macht Spaß

Ein solches 
Stück, von dem 
kaum zwei Auf-
führungen gleich 
ausfallen, ist 
schwer zu be-
schreiben. Allen-
falls lässt sich das 
Klangerlebnis cha-
rakterisieren. Ein 

paar Takte völliger Kakophonie, das 
Klavier beschleunigt den Rhythmus, 
dann das aufgeregte Gackern der Flö-
te, das Quietschen der Klarinette - so 
beginnt die Aufnahme des Ensembles 
„Barton Workshop“. Im Verlauf des 
Konzerts kommen unerhörte Klänge 
hinzu: Die Musiker schreien, brabbeln 
oder röcheln in ihre Instrumente. Auch 
die Pianistin demonstriert Vielseitig-
keit: Sie erzeugt metallische Klänge, 
wenn sie die Saiten mit der Hand 
zupft, und Perkussionseffekte mit Hil-
fe kleiner Gegenstände, die zwischen 
die Saiten eingeführt werden - eine 
als „prepared piano“ bezeichnete, von 
Cage erfundene Technik.

KULTURKULTUR-TIPPS

„Third“

(cw) - Rebonjour tristesse. Düster und erbarmungs-
los ist das dritte Album der Trip-Hop Pioniere 
Portishead - schlicht „Third“ genannt - das ganze 
zehn Jahre auf sich warten ließ. Ein Burn-out sei der 
Grund für die lange Abstinenz gewesen, so Geoff 
Barrow, Mitglied der kleinen Formation. Kein Wun-
der, denn auch die neue Platte mit ihren elf neuen 

Songs passt so gar nicht in das lichte Frühlingsgrün. Schon die kurzen 
Titel wie „Silence“, „Threads“ oder „Hunter“ kündigen Depression an. 
Nach wie vor erkennt man das typische Merkmal von „Portishead“ 
- benannt nach einem kleinen Kaff bei Bristol: verlangsamte Beats und 
Hip-Hop-Rhythmen. Aber die neuen Songs erscheinen aggressiver und 
experimenteller. Wie Gewehrsalven rattern die Elektrobeats etwa in 
„Machine Gun“, dazu die elegische Stimme der Sängerin Beth Gibbons,  
die von Erlösung singt: „I saw the savior“. Oder der Song „Magic 
Doors“, in dem rhythmische Drums- und Glockenschläge sowie Dudel-
säcke das „I can’t deny, what I’ve become ...“ von Gibbons zu einem 
fatalen Lebensbekenntnis gerinnen lassen. Finster und faszinierend. 
Aber nicht alle Songs haben die gleiche Intensität. Einige Klagelieder 
wie „Small“ mit seinen Orgelbeats verlieren durch eine - gewollt 
- schlechte stimmliche Intonation an Qualität. Und manchmal wird es 
einfach zu viel des Leidens. Insgesamt jedoch bleibt Portishead unkon-
ventionell. Für Fans der Düsternis, um mal richtig abzusacken.

The Cantata Gardiner

(RK) - Johann Sebastian Bach hat über 200 Kan-
taten komponiert. Unter den zahlreichen Gesamt- 
und Teileinspielungen fällt jene des britischen 
Dirigenten John Eliot Gardiner zunächst durch die 
ansprechenden Cover auf: Porträts gewöhnlicher 
Menschen von allen fünf Kontinenten, meist Kin-
der. Auch die Entstehungsgeschichte ist interessant: 

Zum Jahrtausendbeginn führte Gardiner, über ein ganzes Kirchenjahr 
verteilt, sämtliche Kantaten an den passenden Sonntagen in verschie-
denen Kirchen in Deutschland und England auf. Die Live-Mitschnitte 
dieser Bach pilgrimage werden nun häppchenweise auf CD veröffent-
licht. Bei dem hier besprochenen Doppelpack Volume 27 handelt es 
sich um weniger bekannte Werke, dafür ist die Interpretation beson-
ders gelungen. Herausforderungen wie der Klangfarbenkontrast von 
Bass und Posaune in der Arie „Öffnet euch, ihr beiden Ohren“ (Kantate 
175) werden mit Bravour gemeistert. Die körperlosen Frauenstimmen 
dürften nicht jedermanns Geschmack sein, unbestreitbar ist dagegen 
die Leistung des Monteverdi Choir, der Natürlichkeit, Technik und 
Ausdrucksstärke verbindet.

James Ellroy - My Dark Places

(lc) - Du noir, du polar et du bon. Celui qui a éclairé le 
monde sur « The Black Dahlia Murder » et qui a plongé 
- avec un succès à rendre parano même les lecteurs les 
plus avertis - dans la tête d’un serial killer dans « Silent 
Terror », donne au monde l’occasion de faire un tour 
dans son âme noire. Ou plutôt, avec son âme car « My 
Dark Places » montre un James Ellroy frénétique, insta-

ble et à la recherche du meurtrier de sa mère. Ce n’est pas une autofic-
tion, car la mère d’Ellroy - ou plutôt ce qu’il en restait - a été découvert 
sur un terrain vague, l’auteur préférera parler d’un « body dump site 
», près de Los Angeles lorsqu’il n’avait même pas dix ans. Cette perte 
prématurée l’a laissé sombrer dans une délinquence juvénile très 
poussée, de laquelle il n’a pu se défaire qu’en écrivant comme un pos-
sédé. Maintenant, vieil homme aguerri et auteur à succès, il tente de 
reconstruire l’événement qui a fait de lui qui il est. De fil en aiguille, il 
remonte les indices et livre en passant un magnifique portrait du Los 
Angeles des années 50. Bien sûr, pas celui d’Hollywood, mais celui 
des perdants, des pervers, des accros et des violeurs. Un livre capti-
vant et une excellente entrée en matière pour celles et ceux qui ne 
sont pas encore entrés dans l’univers d’Ellroy. 

Auszug aus der Posaunen-Partitur  
des Klavierkonzerts
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Beim Hören treten die einzelnen 
Klänge in den Vordergrund. Das Ohr 
kann mehrere, völlig voneinander 
losgelöste Tonstränge verfolgen - wie 
im modernen Alltag: das Quietschen 
eines LKW, den Lockruf einer Amsel, 
das Plärren eines Radios. Die Ausge-
lassenheit, mit der die Barton-Musi-
kerInnen an das Werk herangehen, 
ihre Freude am Geräusche machen ist 
spürbar. Aus dem Nebeneinander der 
Einzelstimmen wird, wohl weil sie 
aufeinander hören, ein Aneinander, 
doch kein wirkliches Miteinander. 
Mal sind die Tonfolgen aufstrebend, 
dann wieder sacken die Klänge in 
sich zusammen, mal scheint sich 
das Ensemble vorwärts zu bewegen, 
dann wieder auf der Stelle zu treten. 
Was man vermisst: ein musikalisches 
Thema, das exposiert und dann wei-
terentwickelt wird, eine Spannung, 
die aufgebaut und dann wieder gelöst 
wird. Stattdessen hört das Stück recht 
unerwartet auf.

Das Hörerlebnis ist nur eine Di-
mension von Cages Klavierkonzert, 
die andere ist etwas, das man als 
Konzept-Musik bezeichnen könnte. 
Die Vorstellung, dass man nur recht 
beliebige Teile einer Partitur in chao-
tischer Abfolge hört, regt zum Nach-
denken darüber an, woher denn die 
„Ordnung“ in einer „normalen“ Kom-
position kommt. Andere berühmte 
Stücke ‚zum Nachdenken’ von Cage 
sind „As Slow as Possible“ und 4'33". 
Bei ersterem geht es darum, mög-
lichst langsam zu spielen. 2001 star-
tete eine Aufführung an der Orgel der 
Burchardi-Klosterkirche in Halberstadt  
(www.john-cage.halberstadt.de). Der 

nächste geplante Ton ist ein C-As-
Akkord, der am 5. Juli angeschlagen 
wird - dauern soll das Ganze bis ins 
Jahr 2640.

Konzept-Musik

Auch das Klavierstück 4'33" ist 
etwas ‚eintönig’ - es besteht aus drei 
Sätzen „Stille“, wobei Satzbeginn und 
-ende jeweils durch das Auf- und Zu-
schlagen des Klavierdeckels angezeigt 
werden. Es geht unter anderem um die 
Erfahrung, dass es auch ohne Musik 
etwas zu hören gibt, zum Beispiel Pu-
blikumsgeräusche oder das Summen 
der Klimaanlagen. Eine lustige Idee, 
deren Potenzial aber schnell erschöpft 
ist? Keineswegs: Der Musikpädagoge 
Dieter Bührig hat neun Aufführungen 
des Stücks durch berühmte PianistIn-
nen verglichen: Die Interpretationen 
reichen vom verkrampften Absitzen 
der 273 Sekunden (Christoph Eschen-
bach) bis zum schweigsamen Zigar-
renrauchen über der Tastatur (Arthur 
Rubinstein). Interessant sind auch die 
Interaktionen zwischen den Interpre-
ten, dem Publikum und dem 4'33" 
umgebenden Konzertprogramm.

Obwohl es „Einspielungen“ solcher 
Stücke auf CD gibt - eigentlich gehört 
Konzept-Musik in den Konzertsaal -
nährt sie sich aus der Unmittelbar-
keit des Erlebnisses. Am vergangenen 
15. März hatte das luxemburgische 
Publikum Gelegenheit, einer Auffüh-
rung des Klavierkonzerts durch das 
Ensemble Musikfabrik beizuwohnen. 
Zwar hatte die Werbung für das Kon-
zert auf das Konterfei des langhaa-
rigen Frank Zappa gesetzt, doch im 

Mittelpunkt des Programmhefts stand 
dessen Vorbild John Cage. Anarchie 
sei die Grundidee im künstlerischen 
Schaffen des Komponisten, hieß es im 
Text von Stefan Fricke. Seine Musik 
nehme eigentlich die Überwindung 
der jetzigen Gesellschaftsordnung vor-
weg, denn: „Ohne freien Willen sind 
individuelle Entscheidungen nicht zu 
treffen, und Cages Musik verlangt sol-
che Bekundungen aus dem eigenen 
Zentrum heraus - zunächst mal von 
den Musikern, aber auch vom Pu-
blikum, das nicht vorgabegebunden 
hören und sehen soll, sondern all das 
wahrnehmen, was es umgibt.”

So richtig befreit wirkte der Auf-
tritt der Musikfabrik dann aber nicht. 
Brav befolgten die Interpreten Cages 
Angaben, hantierten mit Mundstüc-
ken, Dämpfern und anderen Utensili-
en und warfen gestresste Blicke zum 
Dirigenten. Der nämlich bestimmte 
das Tempo des Vortrags, eine Mög-
lichkeit, die Cage vorgesehen hat. Der 
zum Chef beförderte Perkussionist - 
normalerweise spielt das basisdemo-
kratische Ensemble ohne Dirigenten 
- ließ den Arm wie einen Uhrzeiger 
kreisen, mal langsam, mal schneller. 
Weil die Musiker die jeweilige Se-
quenz abschließen mussten bevor der 
Zeiger auf zwölf stand, sah man bei 
manchem Accelerando den Posauni-
sten hastig mit Mundstück und Ver-
längerungen hantieren.

Vielleicht war es das, was die 
zeitgleich auf der Bühne stattfinden-
de Schachpartie zweier überzähliger 
Ensemble-Mitglieder ausdrücken soll-
te: Anders als Cages „Zufallsmusik“ 
entwickelt sich eine Schachpartie aus 

einer inneren Logik heraus. Auch ein 
klassisches Stück, in das der Kom-
ponist einen Sinn gelegt hat, oder 
Jazz-Improvisationen, bei denen die 
Musiker gemeinsam einen Sinn erfin-
den, machen mehr Spaß. Und selbst-
verwaltet ist man ja sowieso bei der 
Musikfabrik.

Nostalgie des Skandals

Lustiger ging es da schon bei der 
Uraufführung zu. Das „25-Year Retro-
spective Concert of the Music of John 
Cage“, als Tripel-CD verfügbar, doku-
mentiert die Wirkung des Werks auf 
das damalige Publikum. Bereits bei 
den ersten Gurgel- und Stöhnpassagen 
kann man einige Pfiffe hören. Später, 
als ein spritzendes Geräusch ertönt, 
begleitet von Schlägen auf ein nicht 
identifizierbares Instrument, kommt 
es zur ersten Lachsalve. Schließlich 
hört man Applaus: Ein Versuch, die 
Aufführung zu unterbrechen, schreibt 
der damals anwesende Musikprodu-
zent George Avakian im Booklet. Er 
vergleicht die Aufführung mit dem 
Skandal um Stravinskys Premiere 
des „Sacre du printemps“ 1913. Der 
Aufruhr sei größer gewesen als sei-
nerzeit in Paris, zitiert Avakian einen 
Zeitzeugen.

Es hat nicht verhindert, dass Cage, 
bei aller Provokation, zum Klassiker 
der Moderne geworden ist. Und dass 
das Publikum, wie in Luxemburg, den 
Aufführungen mit der gleichen Ehr-
furcht begegnet wie der Matthäus-Pas-
sion von Bach.

John Cage in concert, 1958


